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La idea de reflexionar sobre lo femenino en mi obra busca trasparentar la constitución y 
construcción de lo que significa ser mujer en una artista que mezcla posiciones tradicionales, a la 
vez que añade las perspectivas liberadoras de la mujer desde varios enfoques socio históricos dados 
en los últimos treinta años en el Ecuador. 
 Lo que significa ser mujer tiene que ver con cuestionamientos a la eroticidad, con la fijación de 
patrones tradicionales así como ciertos elementos considerados como modernizantes dentro de la 
obra: la estilización del cuerpo femenino o la comparación de objetos con formas femeninas, con 
esto se puede notar que un cuerpo sea este femenino o masculino está presente siempre en el arte. 
Es como el artista se presenta a la batalla, en la cual el cuerpo está presente en su 
autodeterminación, en una lucha continua de formas y color, para obtener una sensación de 
satisfacción espiritual.  
Si bien la tradición de la creación que tienen todas las culturas (criterio cristiano), que está 
representada por el libro de la Biblia, en Génesis menciona a Eva como la mujer pecadora, dentro 
de sistemas hebreo, judío, cristiano, patriarcales, usualmente desarrollados en Estados Modernos, la 
mujer ha ocupado roles fijos en arte, como fuentes de inspiración para el artista por su forma 
femenina para plasmar en la obra que está trabajando. Estos roles usualmente han pasado por 
exponer a la mujer en su eroticidad, o en otras ocasiones en su condición de reproductora o de 
madre, así como en expresiones de pasividad política.     
 La mujer en la complejidad social y cultural que la rodea, pasa por momentos donde  se sitúa como 
hija, esposa, madre, amiga, profesional; se la conoce con un puesto de honor en su manera de vivir, 
por su  fuerza de trabajo, motivada por  su alma, su espíritu, y su ser, que la han llevado a sobresalir 
dentro de sus círculos particulares.  
Me inspiro en mi realidad femenina, en mi obra, en mi forma, que sirven como punto de partida 
para un proyecto artístico. Y como se ha mencionado ya, lo femenino construido desde varios 
enfoques; pongo  las obras  como un modelo, constituyendo esto en la esencia misma de un 




Como se verá más adelante, el cuerpo de la mujer no es el único referente que puede convertirse en 
arte, no es la mujer desnuda lo único femenino. También  lo femenino podemos encontrar en el 
cuerpo masculino. Conseguimos mirar un mundo lleno de formas naturales, pero hay una 
vacilación. En la construcción de lo femenino intervienen elementos culturales e históricos.  Es por 
esto que se ha creado una obra de lo vivido, porque si bien el cuerpo femenino expresa la sutileza 
de la mujer, también refleja las huellas de una cultura y del tiempo histórico. 
Al realizar un cuadro o elaborar una escultura se propugna una  doble intención con una doble 
visión, dirigiéndose hacia un camino entre la figura humana pintada y la naturaleza; lo forzando 
pierde fuerza. A así invito, al espectador a tratar de buscar en la obra algo que está más allá de lo 
evidente. 
Para lograr este análisis, este trabajo se compone de los siguientes capítulos: En el capítulo I, El 
Problema, en el capítulo II, Breve Reseña Histórica de “lo Femenino” en el Arte; en el capítulo III,  
artistas y colores; en el capítulo IV, Descripción de mi obra; y, finalmente, en el capítulo V, 














1.1. Planteamiento del Problema 
 
Si bien existen reflexiones sobre múltiples obras de arte en el Ecuador, mi obra  pasa por dos 
cuestiones importantes: la primera, situarme a reflexionar desde mi perspectiva de mujer artista; y 
proponer una lectura de lo femenino desde mi experiencia particular. 
La experiencia particular que me permite forjarme como mujer, trae a colación varias experiencias 
a lo largo de mi vida artística, sin embargo, las concepciones religiosas son las que priman en mi 
obra. Dándose por ello una construcción compleja de lo femenino que oscila entre posiciones 
tradicionales y modernas. Entendiéndose en ambas construcciones que exponen a la mujer en roles 
específicos creados dentro de sistemas patriarcales, y en roles liberadores de los mismos, que lo 
posesionan en relaciones con una naturaleza feminizada y expresada en las flores u otro tipo de 
representaciones forjadas culturalmente como femeninas. 
 
1.2. Descripción del Problema 
 
En escudriñar en la significación de lo femenino en mi obra,  permitirá recorrer los intersticios 
complejos que encaran la construcción de mujer. El ser mujer y ser mujer artista en un país en vías 
de desarrollo, y en una ciudad caracterizada por conservar  tradiciones adquiridas y heredadas, me  
coloco en los márgenes sociales y culturales de lo considerado como expresión moderna, de ser 
mujer o de lo femenino, me permite un auto análisis, tanto de mi obra como de lo femenino; con la 
propuesta artística colocada como la sumatoria de varios elementos sociales, culturales y 




Gracias a la relación con el arte, al realizar mi obra de lo femenino en un material orgánico como es 
la arcilla que es parte de la tierra para mí es un vínculo entre lo sublime y lo terrenal, quiero 
plasmar las formas femeninas, he penetrado en este tema hasta llegar a través de la investigación, lo 
que me motiva a llevar mediante mis obras, un mensaje al público que expresan las contradicciones 
y las particularidades del ser mujer en ciertos espacios sociales urbanos y en ciertos espacios 
artísticos. 
 
1.3. Formulación del Problema 
 
El problema de investigación ha sido construido alrededor de lo que va a cambiar de lo femenino, y 
pone como cuerpo de análisis las obras  de cerámica pictórica, elaborada  desde la formación 
académica, hasta la presente. 
La idea es explorar las distintas representaciones de lo femenino y reflexionar sobre los elementos 
que influyeron en mencionadas representaciones.  
 
1.4. Objetivos 
1.4.1. Objetivo General 
Reflexionar sobre lo femenino en mi obra. 
1.4.2. Objetivos Específicos 
Considerar las incidencias educativas para la construcción de lo femenino en la obra. 
Estimar las influencias religiosas para la construcción de lo femenino en la obra. 
Revisar las connotaciones sociales y culturales para la construcción de lo femenino en la obra. 
 
1.5. Factibilidad y Accesibilidad 
 
Se cuenta poner a este trabajo con ejemplos de mis obras de cerámicas pictóricas. Además se 
indaga en fuentes que tienen que ver con análisis de obras de arte, con técnicas y herramientas 
artísticas, textos históricos, culturales, y textos que hacen mención al contexto social e histórico del 





Al reflexionar sobre lo femenino desde la periferia y las particularidades que este concepto tiene, al 
menos en sociedades como la ecuatoriana, es un ejercicio sin duda interesante y que espero, 









LO FEMENINO EN EL ARTE 
 
2.1 . Breve reseña histórica 
 
La figura humana femenina a lo largo de la Historia del Arte ha sido la protagonista en la creación 
artística, revelando e inmortalizando las diversas manifestaciones y comportamientos de la 
humanidad, lo que ha permitido formulaciones y valoraciones estéticas.  
En sus apuntes personales, escritos para la segunda edición de su fascículo “Reflexiones del 
Dibujo”, Vásquez (2014), señala: 
Desde hace miles de años, la representación del cuerpo humano siempre ha sido el tema 
central del arte, así lo demuestra la pequeña estatuilla antropomorfa (Fig.1), encontrada en 
el yacimiento paleolítico a orilla del río Danubio (Austria). Esta escultura de piedra caliza, 
data de 24.000 a 20.000 años de antigüedad, representa a una mujer sin rostro, desnuda y 












La cerámica fue una de las primeras manifestaciones donde el hombre prefirió dialogar con el barro 
para expresar sus pensamientos, creencias, sentimientos, creatividad e inquietudes, en las costas del 
Ecuador se encontraron algunos de los más antiguos restos de cerámica, datan de 3.000 a 4.000 
años A.C. 
En aquella época, resumo de la Historia del Arte Ecuatoriano en su tomo I  (1985), los aborígenes 
de los poblados costaneros trabajaban con mayor frecuencia la figura humana que los objetos 
culturales, en cambio que los habitantes interandinos sobresalieron en la estilización geométrica de 
imágenes sagradas o de ideas religiosas. 
Tomando como referente a la Venus de Valdivia (Fig. 2), estas hermosas figuras con formas 
femeninas, moldeadas con caderas anchas y pechos voluptuosos, “unas tenían peinados, otras con 
bebes en brazos y muchas con dobles cabezas, eran muy originales aquellas figuras ya que era en 
honor a la diosa, ya que ella les había ayudado para salir adelante” (Cobeña, 2013). Nos 
demuestran la fertilidad de la mujer, el vínculo de la preservación de una especie, una abundancia, 
no solo de procreación sino también de empuje por obtener un lugar en el mundo, que la envuelve 
con un continuo amanecer. Estas formas me llevan a tomarla como punto de inspiración para mi 






Fig. 2. Venus de Valdivia, 2300 a.C. 
15 cm, aproximadamente 
Museo del Banco Central del Ecuador 
Fuente: Naranjo, 2013, p. 9. 
 
Las formas femeninas de la Venus, me dan como espectadora la sensación del juego óptico de 
volumen y profundidad y una estrecha conexión con movimiento de un erotismo espiritual  
tomando la forma de la feminidad. 
En el tiempo de la colonia, Ecuador estaba lleno de muchas tradiciones, entre estas mencionaré la 
de la mujer que tenía la obligación de laborar dentro del hogar y de preservar los valores como la 
castidad y el honor; estaba ligada íntimamente con la preservación de la castidad, pero implicaba 
importantes connotaciones sociales: la virginidad era importante dentro de los intereses 
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matrimoniales y políticos; la mujer tenía que presentarse ante la sociedad como una persona dotada 
de muchas cualidades; debía tener prudencia y sumisión; también el recogimiento en el hogar, la 
fidelidad y el decoro, pero cuando los conquistadores llegan al Nuevo Mundo, ya existían 
comunidades matriarcales, por lo que ese criterio de virginidad en las mujeres indígenas difiere del 
de las españolas (Vázquez, 2008).  
“A la mujer se la educaba para conseguir cuatro objetivos: buenos modales, devoción religiosa, 
buen conocimiento de las labores del hogar e instrucción intelectual” (Fuente, 1995). Esta dura 
obligación limitaba a las mujeres en su desarrollo personal y las desplazaba a ocupar funciones 
caseras, por lo cual, en la toma de decisiones, restringió su movilización social y económica. Sin 
embargo, dentro de todas estas limitaciones, su aporte a la sociedad desde el hogar fue invalorable 
y “su participación en el mundo de la cultura no fue menos valiosa, pues desde la religión, la 
filosofía, la literatura o las ciencias, algunas dejaron oír su voz, aunque los hombres les impusieran 
el silencio” (Fuente, 1995). 
Por la fe católica se justificó la conquista española, imponiendo toda su cultura y las técnicas
1
 con 
diferentes estilos. Se impuso un estilo de pintura que se desarrolló más tarde en lo que se conoce 
como la Escuela Quiteña; también se impuso una arquitectura y todo lo que implica amueblar y 
ornamentar dentro de estos edificios: iglesias, palacios, viviendas, diseño de ciudad, maneras de 
vestir, alimentos, costumbres y muchos elementos culturales trasplantados desde Europa a las 
Américas y a Quito, que es interés de nuestro enfoque. 
 El arte empieza a fusionarse con lo religioso con más ahínco, debido a las necesidades socio-
políticas y de poder que significaba una conquista en proceso no terminado y que, en mi opinión, 
todavía continúa. Desde un comienzo en la Escuela de Arte, se introdujo el conocimiento de las 
medidas del cuerpo humano con cánones de los detalles de edad y sexo, clase social, lo europeo 
versus lo americano; se señalan las reglas de dibujo y simetría y se indican las representaciones de 
símbolos y enigmas, y la preparación de lienzos
2
 (Historia del Arte Ecuatoriano, 1964, pp. 167-
168). 
                                                     
1
 La Técnica es el conjunto de reglas de que se sirve el artista para realizar la obra. No se trata, desde luego 
de simples procedimientos materiales, sino de los medios y vías de operación de orden intelectual que el 
artista emplea en la realización de la obra de arte (Historia del Arte Ecuatoriano, 1964, p. 167). 
  
2
 El lienzo  tejido de fibra de lino  o el tocuyo se echaba una capa de cola mezclada con alambre. Luego se 
disponía el fondo con base de cola y de yeso mezclado con color y un poco de óleo. Enseguida se aplicaba 
una capa  de color blanco mezclado al temple, fuerte en la luz y atenuado en la sombra. Encima se han 
echado los colores mezclados con óleo muy pastoso. Todas estas aplicaciones se han hecho como veladuras 





Los hombres, que eran los que tenían el privilegio para ser estudiantes de los talleres de artes, 
comienzan a incursionar en el estilo europeo, el cual desarrolla en el artista el sentido de la 
composición, el colorido y su gran habilidad plasmada de religiosidad, con una anatomía de la 
silueta de la mujer con forma insinuante, a través de un vestido lleno de recato; estos artistas toman 
la valoración por la belleza humana en la búsqueda de la perfección de la obra (Moreno, 1983, p. 
138). 
Arte, uso e imitación son las reglas generales; “el arte, para enseñar las reglas y principios; el uso 
para ejercitar; y la imitación para poner ante la vista los modelos”. Para que un pintor sea perito 
debía adquirir las reglas del arte, los modos de preparar los colores y la forma de pintar las 
imágenes, el uso porque mientras más practique, más ejercite su pericia será mejor; además es 
necesario excelentes modelos para poder cumplir en su totalidad las reglas (Valencia, 2011). 
“La simbología, la importancia científica del saber, la luz y el movimiento, la vitalidad, el énfasis 
en los extremos del sentimiento, lo natural y cotidiano”;  la sensualidad, el gusto por lo profano 
eran elementos de aprendizaje de los estudiantes de la Escuela Quiteña (Morales, 2012, p. 9). La 
mezcla que se dio con el encuentro de Europa y América se refleja en la Escuela Quiteña en forma 
religiosa, pero también de un rompimiento o una búsqueda de otra realidad, que posiblemente 
estaba sumergida y escamoteada dentro de la nueva población heredera de la Conquista.  
No obstante, estos estudiantes se veían seducidos por las formas de producción y estéticas de los 
retratos e imágenes religiosas; el pintor disfruta con una silueta buscando la sensibilidad interna  de 
su feminidad para obtener un arte muy cotizado como se puede observar en la Fig. 3. Para las 
mujeres sumisas que esperan que el jefe de familia imponga su dominio de dueño sobre ella, solo 
esperando órdenes y sumergiéndose en la religiosidad y su espíritu llenas de sueños que casi nunca 
se podrán plasmar, sólo teniendo alas a través de su pensamiento y elevando su espíritu a los 
horizontes de la esperanza, esta imagen las salva. 
 
 
Fig. 3. Virgen alada. Miguel de Santiago, siglo XVII 






Más allá de la Escuela Quiteña, en el siglo XIX y XX, lamentablemente en el campo artístico, el 
papel de la mujer es muy ambiguo; “las artistas pueden elegir incorporarse al mundo de la historia 
del arte desde la perspectiva tradicional de un canon jerárquico como masculino con sus cumbres y 
modelos bien establecidos o interesarse por ese terreno pantanoso de las primeras artistas” 
(Serrano, s/f, párr. 8). La mujer como propiedad sexual, la belleza de la mujer como tesoro, como 
objeto codiciado es lo que retrata el artista. La mujer se siente aludida; se siente cómoda; se siente 
aceptada y tomada en cuenta—se siente hermosa y especial dentro de la sociedad que le rodea. No 
se ve todavía por lo que realmente es: un objeto de decoración en la sociedad; es un objeto sexual, 
desde niña.  
En este contexto, en los dos últimos siglos, del Ecuador republicano, yéndose fuera de la ideología 
de la Colonia, se obliga al artista a poseer principios renovadores para conservar su individualidad, 
para crear sus propios estilos artísticos; el artista siente necesidad de involucrarse con el medio en 
el cual se encuentra: diversidad cultural, un clima único que se localiza en cada región que posee el 
Ecuador, con la increíble variedad de riqueza vegetal y animal e inestabilidad política y territorial y 
todo lo que conlleva esta combinación. Los artistas descubren la naturaleza y tratan de definir el 
significado de la Independencia: retratos de los próceres y de los burgueses; paisajes de la tierra 
inducidos por pintores y grabadores extranjeros; más tarde, toda una gama de arte costumbrista con 
Joaquín Pinto a la cabeza, y en siglo XX, más inestabilidad y desmembramiento territorial y una 
realización de casi completa dependencia de la metrópoli.  
¿Y la mujer? Tenemos buenos ejemplos en las Manuelas. No obstante, en este período fue tomada 
como modelo para retratar y plasmar sus formas en cuadros que servirían de adornos para sus 
hogares en las clases de familias acomodadas; pero la mujer con su trabajo cotidiano, bajo la 
sumisión, dentro del hogar no fue plasmada por el artista. En ese tiempo, comienza una búsqueda 
de la igualdad de tener los mismos derechos y oportunidades laborables igual que el hombre,  
La mujer comienza a participar en la enseñanza de las artes plásticas como profesora y 
aunque es todavía muy difícil que sea admitida en las Academias (...). La idea de que la 
mujer tenía igual derecho que el hombre a la educación en cuanto que individuo, era 
compartida por muy pocos” (Sáenz, 2012, párr. 1).  
 
En cambio el hombre se  encuentra frente a un estilo poético, de crear formas femeninas sean estas 
llenas de sensualidad; a la mujer se la pone como propiedad sexual, su belleza como tesoro, como 
un objeto codiciado. Para crear formas artísticas, los artistas  tienen  la  necesidad de hacer de los 
objetos que los rodean parte de ellos, para obtener los volúmenes del entorno en donde él se 
encuentra; esta compenetración con su entorno le da amplitud crea bellas formas estéticas. El 
contacto con la naturaleza se está perdiendo y transformando, por guerras y las pérdidas humanas, 
11 
 
por la llegada de una civilización tecnológica, maquinista y consumista (Historia del Arte 
Ecuatoriano, 1977,  pp. 3-4).  
 
Uno de los temas que no pueden pasarse por alto es el de la moral en el siglo XIX, exaltado 
por la familia y por la iglesia, principalmente. La sociedad veía con malos ojos a la mujer 
que rebasaba los límites de comportamiento social, es decir, que su comportamiento no 
fuera acorde con los principios de recato, alejamiento del pecado, entre otros (Sáenz, 2012, 
párr. 23). 
 
2.2 Cuerpo y Alma 
 
 




En los orígenes: el ser humano fue creado como unidad de contrarios: macho y hembra, en un solo 
ser de Vida Eterna, a partir del pecado original se nos disolvió en dos partes: en un Alma o Ser 
Espiritual en Edén y en un Cuerpo o Entidad Psicofísica en el ambiente (Fig. 4). 
Los antiguos griegos tuvieron conocimiento de tal situación y a su manera, en el mito del 
andrógino lo escribieron. En el libro titulado el Banquete de Platón,  en la mitología griega, con la 
creación del mundo se forma, aparte del hombre y la mujer, un tercer género que eran los 
andróginos (Fig. 5), que  estaban constituidos por el sol que era el macho, la hembra de la tierra y 
se nutrían de ambos sexos de la luna, que estos fueron separados para  que el hombre buscara a la  
mujer y así viceversa, más bien ha sido separado de su todo, “cada parte echaba de menos a su 
mitad, y se reunía con ella, se rodeaban con sus brazos, se abrazaban la una a la otra, anhelando ser 
una sola naturaleza,” y esa búsqueda y su encuentro es el complemento del  uno y del otro (Buela, s 








Según Bachelard (2000), en su libro La Poética de la Ensoñación, “el inconsciente mantiene pues 
en nosotros sus poderes de androginidad. Al hablar de androginidad, rozamos con una doble 
antena, la profundidad de nuestro propio inconsciente” (p. 91), pudiendo decir que en la 
manifestación plástica que los artistas tenemos, en lo profundo de nuestro ser cuando miramos  un 
objeto, nos detenemos a contemplar con nuestros sentidos, la forma de este cuerpo, el cual  
depende de nuestro interior, visto y estudiado a lo largo de la historia del arte, como vemos en la 
Fig. 6, es, sin duda, lo palpable de una constante búsqueda del complemento de su androginidad 
artística, la mitad de su inspiración en su yo exterior con su yo interior; estos son mis 
complementos, los cuales me llevan a deleitarme con lo erótico de la forma, buscando lo andrógino 
en mi interior.  
    
 




Según Bachelard (2000), cuando el hombre y la mujer se encuentran solos, juntos los dos en una 
soledad “y en la ensoñación libre hablan para confesar sus deseos para comunicarse en la 
tranquilidad masculina y femenina que conservan su individualidad esencial y su desintegración  es 
de una doble naturaleza bien acordada. Nunca para cambiarse” (p. 91) y de la misma manera, 
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el hombre verdadero, en la plenitud de su personalidad ideal, no puede, evidentemente, ser 
sólo hombre o mujer, sino que tiene que poseer una unidad superior de dos sexos. La 
realización de esta unidad, la creación del hombre verdadero –unidad libre de los principios 
precisamente, la tarea propia e inmediata del amor (Bachelard, 2000, p. 133). 
 
Siguiendo la idea anterior, la esencia está ligada íntimamente al mismo cuerpo humano, materia y 
alma con lo femenino. El cuerpo, que es materia, está a la vista de todos; y lo femenino, en el 
interior del alma, consolidados entre sí, y frente a un estímulo de arte, cuando pienso en esto me 
fusiono y comienzo a la aniquilación (de la forma dura) para llegar a la mirada de forma creadora 
de artista, para una construcción plástica que pretende plasmar la expresión artística, con formas, 
manchas, o simplemente en un dibujo. El, o la artista que abre los ojos internos de lo femenino, 
puede imponer en su obra una sobredosis de pasión, una energía en gestos, roces y expresiones 
faciales o corporales, con movimientos impetuosos, y, a veces con perspicacia que crea un impulso 
de amor y vida, “la dialéctica de lo masculino y de lo femenino se desenvuelve sobre un ritmo de la 
profundidad. Va de lo menos profundo, siempre menos profundo (lo masculino) a lo siempre 
profundo (lo femenino)” (Bachelard, 2000, p. 94). 
De acuerdo con Bachelard (2000), los sueños transportan al soñante hacia la paz para descubrir lo 
femenino del “yo interior”, la artista soñadora que poseo; esto florece con un amanecer lleno de 
una inquietud que es la búsqueda de mi interior para escudriñar la forma de lo femenino que me 
lleva a un punto de un sueño irreal, y lo fantástico lo plasmo en lo real de mi obra.  La constante 
dulzura que ostento de lo femenino es una notable despreocupación del tiempo, es la esencia misma 
que gozo de los dones inscritos en el ánima, que se halla equilibrada con la paz, ligada con una 
penetrante calidez y dulzura, está en todo mi espíritu, el cual irriga la sustancia de lo femenino (p. 
99). 
Siempre estoy  en una constante búsqueda para trascender con mi obra, ya que “queremos acceder 
al más allá sin tomar una decisión, manteniéndonos prudentemente más acá” (Bataille, 2002, p. 
147), pero es dulce quedarse perpleja frente al objeto que se plasma; también se logra manifestar en 
el tiempo y en el espacio,  para que nuestros deseos se desarrollen y simplemente nuestro ser se 
deleite frente al objeto plasmado. La belleza del objeto es subjetiva, y se modifica según sea el 
pensamiento de quien lo mire, “del mismo modo, la necesidad de hacer que sea perceptible una 
verdad primera borra otra verdad, la de la armonía” (Bataille, 2002, p. 154). 
Cuando miro la obra de arte y pienso que comienza en mí, el dulce sueño de mirar el más allá de 
cómo se originará una obra, el comienzo de tomar en mis manos un lápiz, de dar forma a la arcilla, 
o simplemente manchas sobre una baldosa; al plasmar un objeto en búsqueda del interior de lo 
femenino, tal objeto que se transformará en mi obra, para poder romper los viejos prejuicios de una 
sociedad  que solo mira el cuerpo desnudo como un pecado, una mancilla al pudor. 
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 Cuando estoy simplemente en el momento de dar vida a la obra, yo la siento, la percibo; mis 
sentidos se activan con agudeza; miro que es una perfecta, que da fuerza a los sentidos y mi energía 
para pensar y reflexionar con deleite. Se tiene que moldear, dejando afuera viejas apariencias de 
pudor para estampar una armonía entre lo femenino y una realidad palpable de una sociedad llena 
de estereotipos, la cual lleva a una nostalgia encarnada con un amargo sueño: una visión interior de 
una fuerza femenina que grita para ser formada y libre.  
 
2.3. El Ánima  frente al Ánimus 
 
Para poder hablar del Ánima y del Ánimus se necesita decir que el Ánima tiene un significado latín 
que es el alma, mientras que Ánimus es el espíritu. 
Según Bachelard, el ser humano se encuentra frente a un estado de tranquilidad, es su naturaleza  
donde  el ánima (femenino), está floreciendo como el amanecer en el horizonte de una forma 
femenina con una sutileza tranquila, donde se encuentra lo femenino del ser interior. “El ánima es 
el principio de nuestros ensueños profundos, es verdaderamente en nosotros el ser de nuestra agua 
durmiente” (Bachelard, 2000, p. 108). Quien sueña con la vida, no pretende indagar y mantener una 
división entre el ánima y el ánimus (masculino), o entre el alma y el espíritu; más bien se inclina 
hacia lo femenino; juntándose en torno del ánima, aquellos sueños ayudan al reposo, pudiendo 
decir que nuestros mejores sueños, y también de nuestras pesadillas provienen de nuestro 
femenino. Tienen la marca de una incuestionable feminidad, “si en nosotros no existiese un ser 
femenino, ¿cómo descansaríamos?” (Bachelard, 2000,  p. 144). 
De acuerdo con Bachelard, la mujer tiene los mismos derechos que el hombre y está calificada 
frente a él para desempeñar cualquier rol, pero las circunstancias en este mundo globalizado, nos 
sitúan frente a un machismo real. La lucha que la mujer ha venido teniendo, no ha sido suficiente 
para eliminar las barreras y las limitaciones que son impuestas por los hombres, frente a la 
educación, a la cultura, al arte, a los puestos de dirección; trata de que la forma femenina se vista, 
se comporte como un hombre, limitándola en sus capacidades, pero “el ánimus que ama a una 
mujer proyecta todos los valores que venera en su propia ánima; y, de la misma forma, el ánima 
proyecta sobre el hombre que ama todos los valores que su propio ánimus aspiraría conquistar”, y 
de esta manera se establece una relación de liberación cruzada,  dando origen a un buen equilibrio 
para desarrollar y originar las alianzas fuertes (Bachelard, 2000,  p. 114). 
Cuando las alianzas como la armonía de lo femenino y la sociedad, el amor, la paz interior que 
proyectan lo femenino, se sienten defraudadas por una realidad del entorno donde se desenvuelven, 
y empiezan los dramas de una existencia frustrada. La manera de conseguir un entendimiento y 
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colaboración de parte de los géneros (ánima y ánimus), a fin de  evitar errores, es la solidaridad y la 
rendición mutua, para que gocen de la misma dignidad, la justicia, la claridad, la libertad de 
asociación; el respeto a ser distintos. 
Según Bachelard, los dos cuerpos ánimus (masculino) y ánima (femenino), escapan a los impulsos 
temporales. El hombre verdadero debe tener una unidad superior, libre en su interior que ha de 
poseer los principios masculinos  y femeninos. Estos principios conservan su individualidad, su 
esencia, es la aplicación al verdadero amor;  “es el amor de unos a otros innato en los hombres y 
aglutinador de la antigua naturaleza, y trata de hacer un solo individuo de dos y de curar la 
naturaleza humana” (Buela, s/f, párr. 4), expresa el estado de cómo rompe lo femenino desde su 
interior  frente a un machismo de una sociedad. 
 
2.4. Lo Femenino y las formas femeninas 
 
Entre todos los conceptos de lo femenino, se suma los análisis de los subalternos expresados por 
Spivak, por ejemplo, en el que se pone en cuestión que lo femenino haya intentado ser una 
generalización histórica, lo que provocaría una eliminación de las diferencias, es decir de las otras 
formas de ser mujer.  Esta perspectiva va a ser usada en el análisis para develar qué forma de ser 
mujer contienen mis obras (Vega, 2009, párr. 10). 
La generalización de lo femenino lo saca de contexto en la historia. Este fenómeno se desplaza al 
arte. La descontextualización del arte de lo femenino se produce gracias a un determinado uso de 
las formas culturales, una especie de “obsesión formal”, es decir lo que nos impone la sociedad 
desde cuando nacemos, y aun antes. Esto hace posible fijar la deformación de la esencia misma de 
las formas de la mujer, de la identidad sustancial, cuya existencia se da a través de un determinado 
recurso formal (costumbres, vestuario, formas lingüísticas, vivienda, etc.) y en ese recurso formal 
del arte. 
Por otra parte, la representación selectiva que se hace cuando se protagoniza a un tipo de mujer no 
es casualidad. En mi obra de cerámica, los personajes asumen la responsabilidad  de un diálogo con 
el enemigo masculino, o enemiga mujer otra. En mi trabajo lo femenino siempre cobra peso, no 
solo por el desnudo o las formas femeninas, que naturalmente como mujer las siento tan 
íntimamente, en carne propia,  sino por la esencia que tienen las formas expresadas por una artista 
mujer que se siente parte de la obra, o quizás, que de alguna manera plasma su vida 
inconscientemente en la materia estética.  Desde las culturas occidentales, en el centro del huracán, 
donde todo está en calma, la mujer tiene otro tratamiento, pero aun allí las sociedades son 
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patriarcales. Hay más movimiento, más oportunidades de toda índole, pero son culturas 
patriarcales. La religión es patriarcal: los dioses son hombres.  El sexo o lo erótico en este contexto, 
definido desde las culturas occidentalizadas, retrata a la mujer pasivamente, el comportamiento 
erótico de la mujer en una sociedad que lo devalúa. ¡Qué digamos de la periferia del huracán!  
Las formas Femeninas, de  acuerdo con Gerstner (1988), se presentan bajo formas distintas; estos 
símbolos no son objetos, es más bien una ciencia de la geometría, estas formas se encuentran en la 
naturaleza en un mundo externo, que toma el artista para dar formas en su mente y poder ser 
transmitidas “en una, dos o tres dimensiones: el punto, la línea, el plano, el volumen (…) los 











3.1. Artistas que influyeron en mi obra  
 
Existen  artistas plásticos, que al mirar sus obras influyeron en mi forma de ver el cuerpo de la 
mujer; se dio el descubrimiento de como mí interior fue floreciendo un deleite para realizar estos 
cuerpos femeninos, para realizar ni trabajo, motivando el sentido de lo femenino; en este proceso 
mencionaré algunos de ellos que tienen relevancia con el estudio del cuerpo humano, 
especialmente, la mujer dentro del trabajo de cada artista. 
Según Rodríguez (1988), el Expresionismo es, a la vez, exasperación del naturalismo, sacando de 
nuestro interior el lado pesimista de nuestra vida en el momento de nuestras actividades cotidianas, 
que es la forma de mirar al realismo para su interpretación. Más que mostrar un mundo natural 
quiere mostrar lo que el artista piensa y siente del mundo. El mismo autor, al mirar a muchos 
autores podría considerar a la pintura como en búsqueda de autonomías, por esta razón va a derivar 
hacia lo abstracto, donde el desnudo no tiene ya lugar. El desnudo, en especial un desnudo 
enfocado a lo femenino, se presenta como un rompimiento de la forma convencional; el artista 
mira, se exalta, se conmueve frente a las formas del cuerpo humano, en especial  a las formas 
femeninas (p. 30). Un por ejemplo, de los innumerables, de lo mencionado en términos de la 
exaltación y poetización de las formas femeninas, es las Tres bañistas de Kirchner en la Fig. 7 
 
Fig. 7. Tres bañistas, 1913 





Camilo Egas, es uno de las artistas ecuatorianos que supo transmitir sus fuerzas y el deleite de 
descubrir formas y trazos, innovándose en una búsqueda continua, que con los personajes nativos 
ya no era para él un estudio anatómico europeizado; se distancia de la conceptualización de lo 
europeo en la espiritualización de lo festivo americano en donde la alegría es signo fuerte, como 
podemos apreciar en la Fig. 8. Fue un pintor con un estilo impresionista-expresionista; con la 
deformación de las formas clásicas, con alargados cuerpos llegó a una expresión visual. Egas 
afirmó que el artista debe crear una naturaleza y no copiarla; lleno de un espíritu de libertad. 
También incursionó en el neo cubismo, explora lo abstracto; sus obras son tratadas con enérgicos 




Fig. 8. Baile 
Autor: Camilo Egas 
Fuente: http://www.pintoreslatinoamericanos.com/2012/08/pintores-ecuatorianos-miguel-de-
santiago.html 
Egas abre un espacio que transmite su fuerza y deleite de descubrir formas y trazos, innovándose 
en una búsqueda continua de un arte que no se halla en las apariencias. Ya no era para él un estudio 
anatómico de las formas europeizadas, sino un pintor con un estilo impresionista, que con la 
deformación de las formas alargadas llegó a una expresión visual que indago en las raíces de una 
sociedad (Rodríguez 1988, pp. 10-11).  
Pablo Picasso, en sus múltiples facetas de artista, tomó a la arcilla como un punto de inspiración 
para crear  obras, de una tradición antigua que era solo objetos utilizados de forma culinaria (ver la 
Fig. 9), evitados por la mayoría de artista como pintores y escultores, por considerarse objetos 
utilitarios, además de culinarios, estereotipados, pero Picasso lo transformó en obra  de arte; la 
arcilla la transformó en hermosos objetos de arte y los simples platos se convirtieron en fantásticos 
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cuadros, innovó texturas y esmaltes de colores dando a estos objetos simples una nueva calidad, 
plasmó un nuevo lenguaje hablado (Ingf, 1999, pp. 76-77). 
Por otra parte, la figura humana tratada en este ejemplo de la Fig. 9, muestra la forma del cuerpo 
femenino estilizada, olvidándose de lo convencional, moviéndose dentro de una alegría y fiesta 
dentro de un plato utilitario u ornamental. 
 
Fig. 9. Joueur de diaule et faune, 1956 
Artista: Picasso, Pablo 
Técnica: Cerámica 
Fuente: http: //es.amorosart.com/obra-picasso-joueur_de_diaule_et_faune-2653-es.html,  
 
Estos tres artistas han tenido una influencia en mi obra cerámica por la forma de tratar el cuerpo 
femenino y la manera de ver y expresar sentimientos y búsqueda interna que tiene el artista dentro 
de cada una de las formas. 
 
3.2. El Muralismo 
 
En este punto quiero enfocarme en el trabajo realizado dentro de una propuesta de un mural 
pictórico en cerámica; realizando una investigar sobre esta propuesta, fue difícil obtener 
información sobre el método de trabajo de los ceramistas del país para la obtención de un resultado 
final de la obra pictórica; encontré más amplitud del tema con un muralismo pictórico realizado 
con la técnica de pintura y no con el procedimiento de los muralistas cerámicos; tenemos grandes  
expositores muralistas como es el caso de Eduardo Kingman como se puede ver en la Fig. 10. Me 
atrevo a decir que todos los ecuatorianos conocemos este grandioso mural, Decisiva batalla de 
Pichincha, para la independencia de Ecuador, localizada en el Altar de la Patria de Quito que es 
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impresionante sus dimensiones y la manera que fue trabajada en cerámica pictórica y luego 
colocada con una inclinación que tiene la pared que le sirve de soporte,  
 
el mural puede ser apreciado por todas las clases sociales ya que se encuentra en las 
paredes y construcciones públicas, los muralistas están convencidos que la principal 
función del mural no es decorativa sino comunicacional, histórica, humanista y muchas 





Fig. 10.  Decisiva batalla de Pichincha, para la independencia de Ecuador 
Autor: Eduardo  Kingman 
 Fuente: http://proyectointi.blogspot.com/2010_01_01_archive.html 
 
 
Otro artista muralista como es Oswaldo Guyasamín, aporto mucho para la realización de murales 
que se encuentran en espacios públicos (Fig. 11). Lamentablemente los trabajos realizados por 
algunos muralistas no se pueden ver ya que algunos están hechos para espacios privados o también 
públicos que no son accesible para el público en general: “el arte tiene que ser visto por todo el 
pueblo en el museo de la calle para que la gente haga conciencia de los sucesos históricos 
culturales que ocurren y ocurrieron durante el paso del tiempo” (“Muralismo Ecuador”, 2012, párr. 
4). 
 
Fig. 11. Mural Universidad Central del Ecuador, en Quito 
Autor: Oswaldo Guayasamín 
Dimensiones: 10m  x 17,90 m 
Año: 1959 




3.3. Lo Femenino en mí obra 
 
“La esencia de lo femenino, es aquello que  pertenece al mundo de los 
instintos y emociones, al misterio y seducción. Aquello que deja huella donde 
quiera que vaya, porque es tierra fértil, refugio y consuelo; amante, guerrera y 
sabia". 
Luz María Venegas 
 
 
El modo de interpretar el cuerpo humano y de representarlo artísticamente ha  variado con el pasar 
del tiempo. Tradicionalmente los artistas han retratado, utilizado, poetizado, usado, y manipulado 
la imagen femenina desde su punto de vista. Las artistas hemos visto de manera individual la 
imagen de la mujer. Me parece que es una manera sutil, lo contrario de los artistas, y  hemos 
llevado a elevar las formas femeninas al plantearlas de diversa manera, humanizando la imagen; 
por esta razón, también lo femenino es visto por la sociedad como reflejo de la luchadora, madre, 
esposa, hija, vecina, real, carne y hueso.  
Cuando la artista comienza a elevar un objeto, cuando piensa en un objeto, lo ve, lo entiende, lo 
enfoca y escudriña en sus ensueños; comienza en su interior una consciencia de dualidad (ánima, 
ánimus) de lo interior femenino, y se compenetra en una sensación de lo bello: el embellecimiento 
se halla a la vez sin límites. El cuerpo humano está considerado como una obra maestra de la 
creación, con formas bellas, tanto externas como internas, que emanan una atmósfera al espectador 
para deleitarse con su presencia. 
 
3.4. Colores influyentes en mi Obra  
 
 Gerstner (1988), habla de “diseñar un modelo en el que todas las distancias, de color a color, sean 
iguales, como entre las notas de la escala musical” (p.14) ; es la búsqueda del color igual que el 
músico busca las notas musicales, estos acordes musicales, en mi obra son el descubrimiento de 
color, una sensación que llena mi alma cuando comienzo a trabajar y la luz comienza a jugar con 
mis ojos para poder interpretarlos en mi cerebro, tratando de que este tinte sea armonioso. Un 
ejemplo relacionado a esta manera de mirar al color y sus sensaciones y composición, podemos ver 





Fig. 12. Benjaron, s/f. 
           Fuente: http: //azaharavico.wordpress.com/ 
 
 
Para llegar a dar formas femeninas, utilizo el  deleite que encuentro con los colores ocres, verdes, y 
las tonalidades del azul, los cuales toman en mí una esperanza, la vinculación que tengo entre la 
tierra y la mujer, entre la fertilidad y está vinculada con la esperanza. El color tiene un espacio de 
búsqueda, que comenzó a nacer en cada una de mis obras. El deseo de indagar entrelazando 
mezclas de colores para moldear en cada forma femenina y someterme al descubrimiento a través 
del color. Esa doble intención de la innovación y de la fusión para dar a luz un color nuevo. Este 
hallazgo en la vinculación de tintes y emociones de lo interno femenino en mis obras. 
En mi obra tomo como referencia algunos colores que me dan una sensación de feminidad, como 
es el caso de la gama de tonos pasteles, como los colores rosas, azules, violetas y amarillos claros. 
Gerstner (1989) se refiere  al color como una “sustancia por el material que se puede representar  y 
también el color es percepción porque es el proceso que tiene lugar en nuestros ojos, el color es 
sensación, lo que el cerebro presenta de la percepción” (p.13). Por su parte, Portal (1996) afirma 
que “la pintura no admite más de cinco colores primarios (...) blanco, amarillo, rojo, azul, y negro, 
de los cuales el primero y el último son rechazados por la física. De las combinaciones de estos 
cinco colores salen todos los matices” (p. 13), con excepción del blanco y negro, que son 
considerados colores, más bien es el juego de la luz con la sombra “el color blanco, en este sentido, 
es el resultado de la superposición de todos los colores. El color negro, en cambio, es lo contrario y 
se define como la ausencia de color” (“Definición de color”, 2014). 
Portal (1996), dice que “el color rojo, puesto que es un color de la sangre, fue el emblema del pudor 
que da color al rostro o al menos tenía este significado durante la Edad Media”(p. 69); también se 
puede decir que el cristianismo da la forma de símbolo de vestiduras blanqueadas con la sangre del 
cordero. Además este color simboliza el amor divino, podemos notar que conlleva a la lucha como 
hace referencia Portal, que “era un símbolo de guerra el lenguaje de los combatientes” (p. 68). 
Estas vestimentas para la guerra eran de color rojo; este color me lleva a una atmósfera de 
sensualidad y a un erotismo para mí emocional, que me transporta, abruptamente, a la vinculación 
erótica del ánima y del ánimus,  y a la vez, a la lucha de la concepciones del amor y la provocación 
lúdica de  juego de artista para inducir al espectador una doble intención al mirar el color. 
Amarillo es el color que invoca a la vida y a la felicidad, representa al sol, también en una 
degradación en tonos suaves, nos lleva a la concentración y meditación. Los árabes de España 
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hablan sobre dos matices distintos “el amarillo dorado significaba sabio y de buen consejo; y 
amarillo pálido, traición y engaño” (Portal, 1996, p 43). 
Azul, la vinculación del cielo, el mar; en la teología cristiana, el símbolo del aire es el Espíritu 
Santo (Portal, 1996, p. 71), siendo que brinda una sensación de tranquilidad, por ser un manto que 
rodea todo nuestro planeta. Puedo también decir que el color azul se puede tomar como un símbolo 
de muerte, como en la “China, el azul es el color atribuido a los muertos, mientras que el rojo 
designa a los vivos” (Portal, 1996, p. 78). 
El color Verde es vida, es naturaleza, es un color tranquilo y fresco, con el verde se crea la 
esperanza y la fertilidad, la energía femenina es verde, “el símbolo de la regeneración era el 
renacimiento de la naturaleza en primavera, la vegetación de las plantas, de los árboles, del verdor 
de los campos” (Portal, 1996, p. 102).  
Se puede tomar en cuenta también a los colores como el color de la temperatura. Como los  
 
colores cálidos: se caracterizan por su cercanía hacia el colorado estos colores están 
presentes en el amanecer y el atardecer y son de un carácter romántico (Fig. 13); colores 
fríos: se caracterizan por su sintonía hacia el azul. Estos colores están más presentes en el 








3.5.  Elaboración de matiz Cerámico en mi Obra 
 
“Utilizo en mi obra cualquier técnica que se me ocurra: humo, manganeso, torno, modelaba a mano 
barbotinas y esmaltes, ni barbotina ni esmalte, soplete, cualquier cosa y todo”.  




Uno de los factores que me importan mucho en la realización de mis trabajos es el estudio del 
color, ya que el lenguaje y significado del color almacena una intensa expresión llena de símbolos. 
Los colores con tonos azulados, turquesas, verdosos, naranjas, amarillos, para mi tienen 
connotaciones. Anteriormente expliqué cada uno de estos. Son muy importantes en mi obra porque 
cada uno me permite transportarme en mi necesidad interior para poder expresar, con el apoyo de 
los matices diferentes, un lenguaje  de sensualidad de creación y una reflexión, que soy parte de la 
tierra, que convivo con ella y esto influye en mi obra, y en especial la forma femenina y su fuerza 
de interna  frente a una realidad social, en como el cuerpo de la mujer está estrechamente junto con 
la naturaleza.  
Para poder trabajar en la cerámica esto implica mucha paciencia, en el proceso para la obtención de 
algunos colores,  como saber las propiedades de cada uno de los pigmentos, también conlleva estar 
atenta a los cambios que se puede ocasionar al poner otros componentes y su temperatura, al 
trabajar con solo con ideas como lo afirma Estuardo Maldonado que dice,  
“Para tener una  buena idea hay que tener muchas ideas. Entonces, de las muchas ideas se 
selecciona la idea que sea más concerniente al pensamiento de uno, que sea más original, 




Y para poder transmitir esa idea a un papel me servirán como forma de boceto para transportarle a 
otro soporte, en este caso a una baldosa ya industrializada, recordar cada clase y las maneras de la 
utilización de los engobes, los óxidos, las temperaturas que se necesita para la obtención de los 
colores, en fin, esto es un poco mecánico, que se necesita ayuda con el manejo del horno y el 
cuidado que se debe tener con la posición  de las baldosas en el interior de este  para evitar que se 
junten entre si y no tener un terminado desastroso, se pude utilizar unas pequeñas trípodes que 
servirá para la separación de las baldosas para evitar el contacto de estas, cuando se termina ya el 
tiempo de la quema se debe evitar abrir en su totalidad la tapa del horno para evitar que el contacto 
brusco con la temperatura ambiente,  evitará que se trise el producto trabajado, así saldrá el vapor 
lentamente, pero hay que tener cuidado evitar quemarse con la utilización de implementos que 
ayuden a mitigar la exposición de temperatura alta que conlleva la quema. 
Para realizar definitivamente la aplicación sobre el material que se está trabajando es necesario 
hacer diferentes pruebas de color y aplicar diferentes capas de espesor de vidrio como se puede ver 
en la Fig. 14 y en el anexo 1, y las medidas que servirá para la aplicación en la Tabla 1. Este 
proceso también tolera al apoyo de materiales existentes en el comercio como los esmaltes 
industrializados, que por la falta de materias primas no podemos prepararlas, algunos vidrios están 
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hechos para resaltar “las propiedades de la pasta, como el color, textura, etc. y al aplicarlos tratan 












Fig. 14. Pruebas de muestra de color de tonalidades azules 
Fotografía: Grace Tulcanazo. 
 
 








Fuente: Zamora, 2008, p.125. 
 
Zamora (2008) afirma, que los maestros de Europa o Asia tienen mucho que ver con el tipo de 
vidriado utilizado, también depende de la temperatura en que se trabaja; la atmósfera es un factor 
decisivo para tener bellos objetos. Entre estos tenemos la Porcelana China, utiliza mucho el óxido 
de estaño y el óxido se zirconio y sus compuestos son fáciles de fundir y no cambian al enfriarse. 
La búsqueda de un vidriado y esmaltes perfectos, también nos lleva a las ciudades como España 
(Fig. 15), Holanda, el mundo Árabe. Cuando se utiliza  gran cantidad de estaño puede ocasionar el 
craquelado del vidrio, debido a que éste incrementa la viscosidad y la tensión superficial de la 
composición del vidrio pero las cantidades depende mucho de las proporciones y efectos que se 





Fig. 15. Autor: B. Lobo (1960) España. 
Título: s/t. 
Técnica: Cerámica pictórica 
Dimensión: 1 m x 2 m 
Fotografía: Grace Tulcanazo. (2014) 
(Oficina principal de la cuidad del conocimiento Yachay) 
 
 
La utilización del azul cobalto o azul de cobalto, según Zamora (2008), en la historia de la 
cerámica es muy antiguo, “después de los colores férricos que la mayoría de los barros poseen” (p. 
142), en donde se pude observar por primera vez fue en Egipto (Fig. 16), “que representa el azul 
profundo del cielo nocturno el azul estrellado y eterno del cielo, la esperanza transformada en fe en 
la vida eterna” (Palet, 2002, p.68). 
 
 





 Zamora (2008) afirma, que el color azul de cobalto, se lo utilizo en forma rudimentario para dar 
color a los objetos decorativos que tenían aproximadamente “en el segundo milenio antes de 
Cristo”, se introduce este color en los países de los alfarero del Oriente Medio, en el mundo 
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Islámico, especialmente en China en las diferentes dinastías resaltando su valor pictórico en la 
cerámica, la cual también llegaría hacia Europa donde su exponente mayoritariamente lo podemos 
observar en Holanda, cuando se trabaja el azul cobalto se pude realizar bajo condiciones de cocción 
variable e incluso en temperaturas diferentes, cuando se expone su cocción a bajas temperaturas es 
ligeramente refractario (p. 142), visualmente no se altera su tonalidad exponiéndose a la luz, es un 
pigmento que se puede utilizar fácilmente en la cerámica.  
Cuando se trabaja con este color  al momento de aplicarlo se debe tener cuidado de no inhalarlo 
directamente por su contenido tóxico, que a lo largo pude tener consecuencias para la salud, cuando 
es sometido este color es costoso por el tiempo de cocción  que necesita, pero la materia prima 
tiene un costo accesible en el mercado. 
 
A lo largo de la historia han existido azules de cobalto famosos, con el azul chino, el azul 
real(o royal), azul ultramar, azul cartón, azul mahometano, etc. Todos fueron mezclas de 
compuestos de cobalto, y así tenemos que, por ejemplo, el azul chino o asbolita tiene, 
aproximadamente, un 70% de otros elementos y un 30% de cobalto, siendo la impureza 
más importante el manganeso (Zamora, 2008, p. 143). 
 
De acuerdo con la idea anterior en la Tabla 2. se muestra algunas formulas para la obtención de 
azul cobalto se debe tomar cuidado y la paciencia en molerlo para que este muy fino para proceder 
luego pasar por un tamiz para que se puede fusionar rápidamente con otros componentes caso 
contrario el resultado del acabado nos producirá un acabado con mancha. 
 
Tabla 2. Fórmula de vidrio Azul Cobalto. 








































Produce un color azul claro. 
Se puede utilizar en crudo o 
calcinado. Utilizar un 5% de 
esmalte de vidrio.  
 
Si se usa crudo hay que 
molerlo para que el vidriado 
se  incluya. El tono dará 
azul medio. Utilizar un 5%, 




40,0 % Moler por lo 
menos 4horas y 
tamizarlo 
1.200°C Utilizar  0,25%, 3%, en un 
esmalte de vidrio. 
Da un azul negro 
 
 
Óxido de Estaño 





 Se puede utilizar en crudo o 
calcinado. Utilizar un 5% en 
un esmalte de vidrio.  
Es más seguro calcinado. 

















Moler por  mucho 







Se puede utilizar en crudo o 
calcinado. Utilizar un 5% en 
un esmalte de vidrio. 
Produce un color azul claro 
 
Si se usa crudo hay que 
molerlo para que el vidriado 
se  incluya. Utilizar un 5%, 
4%, en un esmalte de vidrio. 













Se puede utilizar en crudo o 
calcinado. Utilizar un 5% en 
un esmalte de vidrio.  
Es más seguro calcinado 
Produce un color azul claro. 
 









Usar un 0,25 %, 3%, en un 











Usar un 0,5 %, 3%, en un 















Es mejor utilizar caolín 
calcinado. 
Usar un 0,5 %, 3%, en un 




















































Moler por mucho 











Moler por mucho 





































Si se usa crudo hay que 
molerlo para que el vidriado 
se  incluya. El tono dará 
azul medio. Utilizar un 5%, 
4%, en un esmalte de vidrio. 
 
Se puede utilizar en crudo o 
calcinado. Utilizar un 5%, 
14%, en un esmalte de 
vidrio. 
Es un azul ultramar. 
 
Se puede utilizar en crudo o 
calcinado, produce silicato 
de Cobalto. Usar un 0,5%, 
3%, en un esmalte de vidrio. 
Azul obscuro. 
 
Se puede utilizar crudo más 
caolín. Usar un 0,5%, 3%, 
en un esmalte de vidrio. 
Azul obscuro. 
 
Usar un 0,25 %, 3%, en un 
esmalte de vidrio. 
Azul negro. 









 Tabla 3. Fórmula de esmalte Verde de Cromo. 
























Lavar con agua 
cliente varias 











Se puede utilizar un 8% 
como pigmento de vidrio.  
 
El tono dará un verde 
celedón. Utilizar un 7%, 8% 
para obtener mejor 
resultados. Utilizar  0,25%, 








Lavar con agua 
cliente varias 





Se puede utilizar un 8% 



























Lavar con agua 
cliente varias 
veces, moler, secar 
y tamizar 
 
Mezclar  moler  
 
 
Lavar con agua 
cliente varias 




Lavar con agua 
cliente varias 


















Se puede utilizar un 8% 
como pigmento de vidrio. 
 
 
Si se usa crudo hay que 
molerlo. Utilizar un 1%, 
5%, en pigmento vidriado. 
 
Se obtiene un verde claro 
mediano. Se modifica con 
óxidos como antimonio, 
níquel o hierro. Usar 5% 
como pigmento de vidrio. 
 
Se obtiene un verde 
celedón. Usar entre el 7% y 








Moler al sacarlo 







Se obtienen un verde 
azulado obscuro cuando se 
añade más zinc el color 
varia a un tono más 
obscuro. Utilizar 5%, 8% 





















Lavar con agua 
cliente varias 
veces, moler, secar 
y tamizar. 
 
Moler al sacarlo 
del horno y 
tamizar 
 
Lavar con agua 
cliente varias 
















Se puede utilizar un 8% 
como pigmento de vidrio. 
 
 
Si se usa crudo hay que 
molerlo. Utilizar un 1%, 
5%, en pigmento vidriado. 
 
 
Se obtiene un verde 
celedón. Usar entre el 7% y 






8,0 % Moler al sacarlo 





El color en un verde 
azulado oscuro, la presencia 
del cinc ayuda que se 
vuelva más oscuro. Utilizar 







7,0 % Lavar con agua 
cliente varias 
veces, moler, secar 
y tamizar. 
 
1.200°C Se obtiene un verde 
celedón. Usar entre el 7% y 


























































Lavar con agua 
cliente varias 




Lavar con agua 
cliente varias 










Moler al surcarlo 



























Si se usa crudo hay que 
molerlo. Utilizar un 1%, 
5%, en pigmento vidriado. 
 
Se obtiene un verde claro 
mediano. Se modifica con 
óxidos como antimonio, 
níquel o hierro. Usar 5% 
como pigmento de vidrio. 
 
Se obtiene un verde 
celedón. Usar entre el 7% y 
8% para mejorar el 
resultado. 
 
Si se puede utilizar crudo, 
tamizar bien. Para 
decoración bajo cubierta. 
Dará un tono verde hoja, es 
mejor utilizar 1%, 4% 
pigmento vidriado. 
 
El color es verde azulado 
obscuro se añade zinc el 
color se vuelve más 
obscuro. Utilizar un 5%, 8% 

















Lavar con agua 
cliente varias 











Se obtiene un verde claro 
mediano. Se modifica con 
óxidos como antimonio, 
níquel o hierro. Usar 5% 
como pigmento de vidrio. 
 
Si se puede utilizar crudo, 
tamizar bien. Para 
decoración bajo cubierta. 
Dará un tono verde hoja, es 







Lavar con agua 
cliente varias 






Se obtiene un verde claro 
mediano. Se modifica con 
óxidos como antimonio, 
níquel o hierro. Usar 5% 














Lavar con agua 
cliente varias 




Lavar con agua 
cliente varias 










Se obtiene un verde claro 
mediano. Se modifica con 
óxidos como antimonio, 
níquel o hierro. Usar 5% 
como pigmento de vidrio. 
 
Se obtiene un verde 
celedón. Usar entre el 7% y 




Óxido de Cinc 
16,0 % Moler al sacarlo 





El color en un verde 
azulado oscuro, la presencia 
del cinc ayuda que se 
vuelva más oscuro. Utilizar 







29,0 % Moler al sacarlo 





El color en un verde 
azulado oscuro, la presencia 
del cinc ayuda que se 
vuelva más oscuro. Utilizar 
un 5%, 8% como pigmento 
de vidrio. 
Fuente: Zamora, 2008, pp.146-147. 
 
Tabla 4. Obtención del color Celeste Satinado 
Materiales Porcentajes Temperatura 
Feldespato 
Arcilla blanca (no caolín) 
Cuarzo 
Carbonato de calcio 







       
  1.230° C 
Fuente: Naranjo, 2013, p. 30 – 33. 
 
El amarillo de Nápoles, aparece en el siglo XII, este color es visto en la antigüedad en especial en 
las tejas de babilonia. Fue adoptado por los italianos (Fig. 17), con sus magníficas tonalidades que 
trabajaban con los terminados cerámicos, expandiéndose a los talleres de Nápoles, es por esto que 
adquiere el nombre de color. 
El color amarillo resulta de una composición de una calcinación del plomo, más el antimonio. Su 
fórmula es: 3PSb3O3. Se le conoce como antimonio de plomo, lamentablemente por la presencia del 
antimonio se recomienda la utilización de ropa adecuada para trabajar con esta composición porque 
es muy tóxico para la salud. Es necesario que  se utilicen pequeñas cantidades como puede ser un 
5% o un 10%, tomando en cuenta que toda preparación se hace en base total del 100% (Zamora, 
2008, pp.124 - 125). 
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Tabla 5. El esmalte Amarillo - Naranja de Nápoles. 







































Se obtendrá el 18% de 
color naranja. 
 
Se le agrega sal para 
obtener un esmalte más 
claro. 
 
Da como resultado un 
amarillo cromo claro. 
 
Esto podemos utilizarlo 
crudo o calcinado, el 
resultado del color es 




















Se pude trabajar en crudo o 
cocinado, tomando en 








































Tener cuidado con la 
composición del vidrio. 
Agregar 20% de sal 
común, esto dará más 
claridad al esmalte. 
 
 
Con la adición de óxido de 








Moler y tamizar 
 
1020°C 
Agregando 39%, Óxido de 
hierro, toma el color 
anaranjado. A una 






















Agregando 3,0%, Óxido de 
hierro, toma el color 
anaranjado. A una 
temperatura de 1000°C. 
 
Óxido de hierro 
Rojo 
   Agregando 8,0%, Óxido de 
hierro, toma el color 
anaranjado. A una 
temperatura de 1000°C. 
Silicato 
de Zirconio 
Nitrato de Potasio 
3,0 % 
2,0 % 
Moler y tamizar 





Este esmalte da un color 
amarillo cromo claro 
Los esmaltes de esta lista deben “ser utilizados en cantidades comprendidas entre el 5 y 10 %, para 
utilizarlos bajo cubierta, añadir un 5% de caolín para impedir que debido a la frita se expanda 










DESCRIPCIÓN DE MI OBRA 
 
Todo acto creador tiene un inicio, un algo inesperado que emana desde las profundidades de la 
existencia y que cobra vida por medio de la imaginación del artista. Mi arte cerámico se basa en la 
materia- madre (arcilla), al igual que la técnica utilizada que juntando pensamiento y concepto son 
alas para configurar una auténtica obra. 
La cerámica para mí es una penetración en la naturaleza, en donde me encuentro en una estrecha 
vinculación con los cuatro elementos que posee la naturaleza: tierra, fuego, agua y aire, entonces 
por medio de mi imaginación evoco aquello que es el fundamento de la existencia. 
Al plasmar mi obra de lo femenino en un material orgánico como es la arcilla, que es parte de la 
tierra, descubro un vínculo entre lo sublime y lo terrenal. En el contexto cristiano, el hombre fue 
creado por Dios tomando en sus manos el barro, fue el primer alfarero que comenzó a dar forma a 
la figura humana. 
A continuación describo algunas de mis obras cerámicas: 
 
4.1. Miradas Codiciosas 
 
Las mujeres de caderas redondas y pechos curvos, las que usaban vestidos y blusas que no  
impedían el adivinar sus verdaderas formas, aquellas pícaras féminas que fueron capaces de 
doblarle la mano a las normas morales impuestas a la mujer como está. El dar la apariencia de 
honestidad, recato y otras virtudes similares; condiciones absolutamente necesarias para ser 
aceptadas –y respetadas- por el medio social (Rebolledo, 2010). 
 
La mujer se manifiesta en el tiempo con su feminidad, característica propia (Fig. 18); la fuerza de 
la maternidad en las formas femeninas evoca la dulzura de la vida que sigue, continúa, se perpetúa. 
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La figura mamá: busca en las miradas de las mujeres esa ternura, con el deseo de experimentar con 
su cuerpo la forma que brota en tiempo y se va transfigurando. 
 
Fig. 18. Mamá. Grace Tulcanazo (2000) 
En una sociedad que no se da tiempo para abrir los ojos frente a una realidad de la mujer, se 
necesita parar;  se necesita dar una nueva y refrescante mirada al papel de la mujer tiene dentro de 
ella. Se ha perdido una inocencia encarnada en el ánima buscando una relación estrecha con el 
ánimus que busca su espacio para reinar sobre el ánima. En mi obra busco encontrar un balance que 
dé cabida a una paz y a un equilibrio que devenga una igualdad. La mujer femenina solo tiene que 
estar en casa siendo un objeto de decoración parar ser observada y proporcionada para el mejor 
postor, lamentablemente sometida, tapar su rostro para que no sea identificada, estar atenta a lo que 
dirán y callar. En mi obra plasmo una flor simbolizándola como lo que la flor es para mí: la 
fragancia y la inocencia dada para ser observada, para una vinculación estrecha con todos nuestros 
sentidos, la flor es la representación propia de la mujer por ser parte de su feminidad  (Fig.19). 
 
 
Fig. 19. Las Miradas Codiciosas (2000) 
Autora: Grace Tulcanazo 
Técnica: Mural cerámica pictórica (mayólica 1.000°C) 




Tomando en cuenta también su cuerpo que es trabajado con un color que invoca a la alegría, y sus 
formas que dan la sensación de que no tiene principio ni fin, llenando sus pechos a la evocación de 
la sensualidad, el cuerpo lleno de un placer interno de su feminidad, buscando su perpetuidad, no 
como un objeto codiciado. “La mujer como propiedad sexual, la belleza de la mujer como tesoro, 
como objeto codiciado, es una constante en la historia del arte” (Serrano, 2014).  
 
4.2. Deseo tras el Espejo 
 
“no estamos habituados a ver lo que se puede representar más que llevándolo hasta el límite de lo 
visible”. (VASQUEZ, 2007, p. 35) 
 
 
Fig. 20. El deseo tras el Espejo (2004) 
Autora: Grace Tulcanazo 
Técnica: Mural cerámico pictórico (mayólica 1.000°C)  
Dimensión: 1,20m x 1,60m 
 
 Al realizar una obra de arte jamás hay que pensar en la aceptación o no del público, más bien hay 
que pretender que la acción artística lleve a la contemplación reflexiva y analítica del espectador. 
Debemos recordar que el artista siempre ha sido un ente de comunicación importante en la 
sociedad.  
Nosotros los artistas tenemos la necesidad de crear en forma consciente o inconsciente nuestras  
lujurias creativas, como si en esa necesidad pudiéramos trascender  con el objeto plasmado hacia 
otra dimensión como se observa en el trabajo titulado,  El deseo tras el Espejo (Fig.20), “no 
estamos habituados a ver lo que se puede representar más que llevándolo hasta el límite de lo 
visible” (Vásquez, 2007, p. 39), con esta idea, trato de buscar una originalidad para que pueda ser 
transmitida y por medio de un impulso espiritual crear, animarme en seguir un camino de lo 
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verdadero, manipulando a la inteligencia, que une la obra de arte con el cerebro y la prudencia y 
estos broten en la obra propuesta.  
Siguiendo la idea, anterior es la búsqueda de propuestas  como descubrir a través del color las 
formas y la inocencia perdida en una sociedad ciega y sorda a la necesidad del ser humano y de las 
féminas en particular; aquellas que son llevadas por el consumismo machista. Tal vez con las 
primeras empresarias independientes, las cuales transitan en las calles bajo las miradas de una 
sociedad machista y sancionadora, fingiendo que no existe realidad, no permitiéndoles demostrar el 
amor cálido sin fingimientos. 
Trato de mostrar una libertad en mi espíritu hecho lenguaje en mi obra. Esta libertad se torna 
independencia de la forma y está en el interior de mi naturaleza humana, que lo demuestro 
produciendo imágenes también modeladas en arcilla como se pude ver en la Fig. 21, al tomar y 
comenzar a dar formas con cuidado tomando la vieja escuela que era de trabajar con tenacidad 
amasar y amasar para evitar esa burbujas, tener cuidado que no se seque la arcilla, mantener una 
humedad fácil para comenzar a da forma, trabajar en diferentes técnicas sean estas en modelado en 
un solo bloque para luego vaciarlo, o simplemente trabajar utilizando la técnica del cordel o en 
planchas. 
      
Fig. 21. La vendedora. Grace Tulcanazo (2003) 
La belleza es simplemente subjetiva, como la Sensualidad, podemos observar en la Fig.22. Se  
puede definir “bello lo que vemos y oímos, viene condicionado por factores externos como la 
sociedad o los medios de comunicación” (BRUNEREAU, 2009), también se lo encuentra en el 
interior de las personas, pero hablando de belleza, podemos decir que el artista es llamado a buscar 
en cosas más sencillas y transformarlas en algo dotado de hermosura, ya que la subjetividad de la 
belleza no permite fijar parámetros estándares en la apreciación de una obra de arte, pensando en 




Fig. 22. La Sensualidad. Grace Tulcanazo (2010) 
  
Mientras las obras de arte no sean conocidas, admiradas y estimadas por el mayor número posible 
de espectadores, no están cumpliendo con su función social, y se podría decir  que es lo mismo que 
no existiera. Los artistas estamos sometidos a un estereotipo social de supervivencia, tanto física 
como mental;  nos sometemos a un mercado para profanar la capacidad creadora,  visionaria e 
imaginativa,  inspiradora de la belleza, llevándonos a una lucha absurda en nuestro interior 
(BRUNEREAU, 2009). 
 
4.3. Canto a la Sensualidad 
 
Hablaré un poco que significa cada símbolo que utilizo en este tema, me permite un auto análisis, 
tanto de mi obra, como de lo femenino, al escudriñar en la significación de lo femenino,  me 
permite recorrer los intersticios complejos que encaran la construcción de mujer y en una ciudad 
caracterizada por conservar tradiciones. 
Cuando se realizó mi obra de arte pensé el porqué de lo femenino y en dónde se encontraba la 
fuerza de la artista, encontré una conexión íntima entre mi interior femenino, como ser humano, y 
las fuerzas de la composición en la que entran a jugar los colores, la distribución de los pesos de los 
cuerpos, plantas, flores y fondo. Más que nada, encontré la fuerza en las formas femeninas y en su 
expresión. Para una obra de arte su ejecutor no solo mira la forma, la mancha o el color, también 
hay un lenguaje intencionado con la capacidad de soñar con un mundo irreal para luego  inventar 
cosas reales a través de plasmar los objetos en un espacio cerámico, o de cualquier otro sustento. 
Pero cuando esta obra, Canto a la sensualidad (Fig. 23), fue planteada en mi  mente, quise 
expresarla a través de un mural pictórico en cerámica, con la vinculación de la naturaleza la cual 
está en mi trabajo influyendo estrechamente en los cuerpos femeninos; más bien pretendo que 
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tenga una conexión entre las formas alargadas, queriendo escapar de una sociedad llena de 
prejuicios sobre la estética física de la mujer; es un grito que fue necesario decir: soy parte de la 
naturaleza y no del mercado consumista.  
Las formas femeninas no importa como sean, tal vez como lo describe el artista Botero, que son 
formas redondas; o simplemente como lo ve Picasso, con formas geométricas; es más bien la 
sensualidad de lo femenino interno que tiene la mujer o también el hombre. Esta se presenta bajo  
formas distintas;  estas formas las encontramos estrechamente  en la naturaleza, en un mundo 
externo,  que tomo para dar formas en mi mente y poder ser transmitirlas “en una, dos o tres 
dimensiones: el punto la línea el plano, el volumen…los objetos de la geometría” (Gerstner, 1988, 
p. 26). Al realizar mi obra titulada Canto a la Sensualidad, prefiero jugar con formas y líneas no 
prediseñadas, sino adquiridas con el tiempo. La búsqueda del sueño de una mujer (Anexo 2) que se 
presenta con rasgos de creadora, de formar un todo a través de la textura y el color, utilizando 
símbolos como “la luna que es  un símbolo de principio femenino, de la materia que recibe y refleja 
la vida como refleja la luna y los rayos del sol” (Portal, 1996, p 18) 
El cuerpo femenino con  tonalidades, para que juegue un papel de fertilidad frente a un mundo 
estéril de amor por un mundo lleno de color, lleno de connotaciones, en donde, “el amarillo dorado 
significaba sabio y de buen consejo; y amarillo pálido, traición y engaño” (Portal, 1996, p 43). 
Se puede observar en mi obra  a mujeres estilizadas queriendo alcanzar algo o nada, envueltas en 
colores verdes de esperanzas. La presencia de una belleza de las formas que se fusionan con la 





Fig. 23. Canto a la sensualidad (2013) 
Autora: Grace Tulcanazo 
Técnica: Mural cerámico pictórico (mayólica a 1.000°C) 




Las tonalidades del azul, son más bien como la creación. Están íntimamente unidas como en un 
sueño de amantes entre el cielo (el color azul) y la tierra (el color verde) que para mí es la 
vinculación del cielo, el mar y el aire, siendo que brinda una sensación de tranquilidad, por ser un 
manto que rodea todo nuestro planeta. Puedo también decir que el color azul se puede tomar como 
un símbolo de muerte, como en la “China, el azul es el color atribuido a los muertos, mientras que 
el rojo designa a los vivos” (Portal, 1996, p 78). Gerstner (1989), se refiere  al color como una 
“sustancia por el material que se puede representar  y también el color es percepción porque es el 
proceso que tiene lugar en nuestros ojos, el color es sensación lo que el cerebro presenta de la 
percepción” (p.13). 
El cuerpo de la mujer e está ligado a la naturaleza. Expresando el cuerpo femenino a través del 
color, es un manejo que lo he utilizo con otros elementos que ayudan a obtener resultados que 
necesito para un juego óptico que me permite jugar con las formas del cuerpo femenino. Lo siento 
y lo retrato con un sentido de suavidad, sensualidad y la evocación al canto de la fertilidad, y la 
atmósfera que la rodea de elementos existentes en la naturaleza: las hojas, árbol que significa la 
fuerza de existencia de perpetuidad, las raíces es estabilidad, las flores (como los cartuchos) que es 
un elemento que demuestra hermosura, fragancia sutileza. 
En mi obra Canto a la sensualidad (Anexo 3), las féminas asordas del consumismo tratando de 
ocultar su ánima, busca su esencia misma, de esta manera se somete a un entierro no placentero, 
sino acondicionado por el medio en donde se desenvuelva negándose a una belleza natural y 
enfrascándose a lo artificial, “se abandona la funcionalidad, su pretendida esencia, su modelo 
original para abrirse a modulaciones” (Vásquez, 2007, p. 39), el deseo de trabajar frente a las 
formas que pretendo dar, se encarna en el uso de la transparencia con la tela para que se fundan los 
colores con las formas féminas. Esta tela está con un ritmo armonizo, conllevando un deseo de 
fundir las áminas.  
Cuando trato de hacer esto, pienso en cómo la mujer y el objeto son llevados en un espacio tiene 
que jugar con la luz y la sombra para obtener una profundidad; será esta profundidad, que la forma 
de una mujer puede romper los muros fríos de una construcción. Pienso que sólo el cuerpo 
femenino o masculino es capaz de esa rotura,  se demuestra en el Anexo 4, pero esto me transporta 
a especular que sólo con la dualidad de los dos se puede hacerlo 
Lo femenino no solamente es una forma que está establecida por reglas impuestas; sino también es 
la capacidad que tiene el artista o la artista de buscar en su interior estas formas y lograr plasmarlas 
en el sustento.  Canto a la sensualidad, aquí presento un montaje para una exposición (Fig. 24), 




















El cuerpo de la mujer no es el único referente que puede convertirse en arte; no es la mujer desnuda 
lo único femenino, pues también lo femenino lo podemos encontrar dentro de un objeto, un animal 
o un paisaje, inclusive en el hombre. 
Entonces, el cuerpo humano es como un objeto de contemplación estética; en donde su figura y su 
expresión representan el más alto grado de objetivación de la voluntad y por lo mismo, a través de 
él, es más fácil el goce estético. 
Entender que el artista en su ser, tanto ánima (femenino) como ánimus (masculino), tienen algo de 
lo femenino, con lo que se puede crear una obra de arte para que llene las expectativas del ente 
observador. 
Promulgar que la mujer ha dejado de ser un objeto  sexual  solo para conservar el linaje, y que debe 
cumplir en la actualidad un papel esencial en los diversos ámbitos. 
Dirigirnos hacia un enfoque entre la figura humana pintada y la naturaleza, forzando así  al 
espectador a desarrollar y clasificar de buscar en la obra algo que está más allá de lo incuestionable. 
El cuerpo como vía de expresión, no debe ser considerado como un instrumento mediante el cual 
comunicamos nuestra personalidad, sino como un instrumento que  revela una realidad interior, 




Cuando se trabaje con el cuerpo de la mujer, no solo seamos simples espectadores de las formas de 
las féminas, sino que aprendamos a ver más allá, para que nuestro interior florezca nuestra ánima y 
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el ánimus, que recordemos que somos una sola estructura estereotipada que adquirimos con la 
naturaleza o nos fue dada por el creador, que todos estamos para cumplir una función, en especial 
las mujeres artistas. Tenemos que en este siglo luchar por un lugar en la historia del arte, por no 
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Anexo 1.  Muestras de óxidos con diferentes capas de vidrio. 
    
  
   
   
   
   
Fuente: Elaboración colectivas de muestra de óxidos en la Facultad de artes 
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Anexo 2. Detalle de la Obra Canto a la sensualidad. 




















Anexo 3. Detalle de la Obra Canto a la sensualidad. 












Anexo 4. Detalle de la Obra Canto a la sensualidad. 


































Canto a la sensualidad (2013) 
Autora: Grace Tulcanazo 
Técnica: Mural cerámico pictórico (mayólica a 1.000°C) 
Dimensión: 1,60m x 4,80m 
 
